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Resumen 
A partir de la segunda mitad del siglo XVIII, aproximadamente, comienza a observarse una reacción antibarroca; los compositores 
se preocuparon con profundidad de elementos como la comunicación y la sencillez mediante este articulo se podra obersvar todos 
estos cambios. Observaremos como surge un publico nuevo que reclama mayor protagonismo; que no se resigna a ser participe 
inactivo de los acontecimientos aristocráticos, donde la música y el arte, en general, desempeña un destacado papel; es el público 
burgués. 
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inactivo de los acontecimientos aristocráticos, donde la música y el arte, en general, desempeña un destacado papel; es el público 
burgués. 
Keywords: Music. 
  
Recibido 2016-08-31; Aceptado 2016-09-06; Publicado 2016-09-25;     Código PD: 075054 
 
 
Contexto histórico-artístico 
El rococó. En realidad no puede hablarse de un siglo rococó. Este estilo es la manifestación artística en el siglo XVIII de 
un grupo social determinado: la aristocracia; y de un país determinado: Francia. Junto al rococó se dan en el siglo XVIII 
otras manifestaciones artísticas, incluso opuestas a este estilo, y que son las representadas por la burguesía como clase 
social, cuya fuerza política y económica es cada vez mayor. Es el caso del estilo neoclásico, que coexistirá con el rococó en 
la segunda mitad de este siglo. 
En arquitectura se destacan los palacetes y hoteles de reducidas dimensiones, casi siempre rodeados por un jardín o 
parque; las estructuras siguen siendo barrocas; hay una enorme profusión de superficies curvas, una abigarrada 
ornamentación. 
Los muebles serán suntuosos, pero cómodos; la mujer adquiere en la casa un papel preponderante, dando su nombre 
al salón principal. En la pintura, lo mitológico y el tema de amor en su sentido físico son motivos fundamentales: es el 
amor galante. Otros temas destacados en la pintura son el mundo pasrtoril y los paisajes bucólicos.  
El neoclasicismo. Será el estilo de una clase social: la burgesia. Renace el interés por la Antigüedad clásica. Se 
descubren Pompeya y Herculano. Las campañas inglesas en busca de restos griegos culminan con la adquisición de las 
esculturas del Partenón. En Francia, la burgesia encuentra en el mundo clásico los modelos de virtudes cívicas e ideales 
republicanos que buscaba. 
En arquitectura se dejan a un lado las ornamentaciones y se busca el clasicismo del mundo griego y romano. Predomina 
la arquitectura civil; se construyeron mercados, bibliotecas, museos, pórticos y plazas. 
En escultura se procura imitar los originales griegos (en ocasiones el resultado no es muy safisfactorio). 
En pintura, Louis David (1748-1825) fue la gran figura, el artista preferido de Napoleón. 
En España, en arquitectura se destacan obras como el Palacio Real de Madrid, la Puerta de Alcalá o la fuente de la 
Cibeles. El rey Carlos III convirtió a Madrid en una ciudad moderna, inspirándose en este estilo. 
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1.- PRECLASICISMO: CONCEPTOS GENERALES 
Es la época de transición entre el barroco y el clasicismo. El paso de una época a otra se produce por varios factores. No 
ocurre un día concreto; el nuevo estilo se va formando poco a poco, y casi siempre en un mismo periodo artístico conviven 
compositores que componen de distinta manera (tal es el caso, por ejemplo, de Bach y sus hijos). 
Las causas principales del cambio que ahora nos ocupa fueron: 
 El agotamiento de las formas barrocas, que quedaron sin posibilidad de continuación. 
 Un cambio en los gustos y las necesidades de una nueva sociedad. 
 La influencia de la Ilustración y de los enciclopedistas. 
 El deseo de simplificar la música, en contraposición con los excesos barrocos.  
2.- ESTILO GALANTE 
A partir de la segunda mitad del siglo XVIII, aproximadamente, comienza a observarse una reacción antibarroca; los 
compositores se preocuparon con profundidad de elementos como la comunicación y la sencillez. 
Surge un publico nuevo que reclama mayor protagonismo; que no se resigna a ser participe inactivo de los 
acontecimientos aristocráticos, donde la música y el arte, en general, desempeña un destacado papel; es el público 
burgués. Este ascenso de la burguesía como clase social posibiltaría la creación del llamado estilo galante, que presenta 
característica como: 
 Elegancia melódica y formal. 
 Pobre estructura armónica (escasos acordes). 
 Ornamentación refinada 
 
El ambiente originado dentro del estilo galante (que representa parte de las nuevas tendencias preclásicas que 
surgieron en esta etapa, llena de corrients entrecuzadas, que dificultan el uso de una terminología más concreta) posibilitó 
el trasvase de la música y de la ópera desde el teatro hasta los salones privados, así como que gran parte del público se 
inclinara hacia la llamada música fácil, que se impuso especialmente desde 1760 hasta 1770. 
3.- CARL PHILIPP EMANUEL BACH Y JOHANN CHRISTIAN BACH 
Carl Philipp Emanuel Bach (1714-1788), el quinto de los hijos de Johann Sebastian Bach, realizó una interesante labor 
musical; en paralelo a la escuela de Mannheim supo ir transformando, de una manera sutil pero evidente, el carácter de la 
música galante. Influido culturalmente por el Empfindsamkeit (periodo del sentimentalismo), la posición de Bach fue clara 
al enfrentarse abiertamente al amaneramiento y a la ligereza excesiva. 
Se le recuerda siempre relacionado con la evolución de la forma sonata -muchos historiadores le atribuyen el mérito de 
haber creado el primer movimiento de dicha forma sonata-, pero compuso también música de otros géneros: pasiones, 
lieder, conciertos… Johann Christian Bach (1735-1782) fue el benjamín de los hijos de Bach, y lo educó su hermano Carl. 
Fue uno de los hijos de Bach, innovadores de la sinfonía y del concierto. Su influencia alcanzó a destacados compositores, 
como, por ejemplo, Mozart. Escribió unas cien sonatas, veinticuatro sinfonías, seis conciertos… 
4.- OTROS MÚSICOS Y HECHOS DESTACADOS 
Aparte de los citados, hubo un grupo de músicos que realizaron una interesante labor musical; tal es el caso de: 
 FRANÇOIS JOSEPH GOSSEC (1734-1829), que fue el gran impulsor de la sinfonía en Francia, así como el primer 
músico francés que aplicó las nuevas ideas sobre la orquesta. 
 GIOVANNI BATTISTA SAMMARTINI (1698-1775), cuya sinfonías -unas veinticinco- son de gran importancia, pues 
anticipan las de Haydn. 
  
328 de 341 
 
PublicacionesDidacticas.com  |  Nº 75 Octubre 2016 
 
Merece especial mención la llamada escuela de Mannheim. En dicha ciudad alemana existió entre 1743 y 1778 una 
orquesta cuya influencia fue decisiva para el desarrollo de un nuevo lenguaje musical, y se manifestó en compositores 
como Haydn y Mozart. Los músicos consiguieron unos efectos dinámico-expresivos muy nuevos. Las variaciones en la 
intensidad de los sonidos permitían expresar la intimidad, los sentimientos, los estados de ánimo… 
Entre los músicos de la escuela de Mannheim podemos citar a: 
 FRANZ XAVIER RICHTER (1709-1789), como iniciador 
 JOHANN STAMITZ (1717-1759), como principal impulsor 
5.- CLASICISMO: CONCEPTOS GENERALES 
El termino clásico, aplicado a un período de la historia de la música, hace referencia a la que se compuso desde la mitad 
del siglo XVIII (o quizá más) hasta principios del siglo XIX. 
Las cualidades más importantes de la música de la era clásica, especialmente la compuesta a finales del XVIII, son: el 
orden, el equilibrio y la proporción. 
Otros puntos destacados son los siguientes: 
 Quedan fijados los esquemas de las formas sonata, sinfonía y concierto. 
 El piano va sustituyendo al clave. 
 La excesiva ornamentación de las melodías va cayendo de desuso. 
 Las líneas melódicas son claras y precisas. 
 Cuadratura perfecta de la frase musical. 
 La ópera alcanza su punto más destacado durante todo el siglo XVIII. 
 La música instrumental llega a ser muy bien recibida por el público. 
 Se tiende a buscar una música muy equilibrada, agradable al oído. 
 Se suaviza el empleo de las disonancias. 
6.- LA ORQUESTA CLÁSICA 
Hasta 1750, la composición de la orquesta varió mucho, aunque era bastante usual la siguiente: grupo de cuerda (violas 
y familia del violín), clavecín, a los que se añadían, según las necesidades, oboes, fagotes, y en ciertos casos, flautas, 
timbales y trompetas. 
A partir de 1750, la orquesta adquirió la composición actual, aunque algo más reducida. Gracias a Stamitz, en 
Mannheim, se incorporaron a ella definitivamente los clarinetes y las trompas. Así, la cuerda se dividió en cinco partes: 
violines (primeros y segundos), viola, violonchelos, contrabajos (éstos normalmente solían sonar paralelamente, 
duplicados). 
 En cuanto a los instrumentos viento-madera, la estructura presentaba más variaciones. El esquema más utilizado era el 
de una flauta, dos oboes, fagotes y, un poco más tarde, clarinetes. A finales de siglo se añadieron los trombones, el flautín 
y el contrafagot (excepcionalmente). 
Los instrumentos de metal eran, generalmente, 
dos trompas y, ocasionalmente, trompetas. A ellos, 
cabría añadir los dos timbales, hasta entonces 
asociados al uso de los instrumentos de viento y a la 
vida familiar. El resto de la percusión era aún rara a 
mediados de siglo. 
El numero de músicos que componían la orquesta, 
que en Bach era de unos 20 y en Haendel, de unos 
32, aumentó considerablemente en el último cuarto 
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de siglo hasta cerca de 50-60 (tal era el módulo de la orquesta de París hacía 1767). Aunque dependía mucho de las 
posibilidades económicas del mecenas, normalmente eran conjuntos más reducidos, de unos 24 instrumentistas (por 
ejemplo, la orquesta de la corte de Esterhazy). En 1804, Beethoven dirigió una orquesta no mucho mayor (como escribió 
él mismo en sus cuadernos). 
En la orquesta, los músicos solían disponerse en dos bandos opuestos, uno a cada lado del escenario. 
7.- FORMAS INSTRUMENTALES DEL CLASICISMO 
Sonata clásica. Ya avanzado el siglo XVIII, el término sonata adquirió un significado mucho más preciso. Al principio, el 
termino sonata se aplicaba a cualquier obra instrumental para diferenciarla de la música vocal (cantata). 
Esa significación apuntaba se caracteriza por lo siguiente: una composición musical presentada como sonata tiene que 
tener una forma o un esquema determinado, y se estructura basándose en los siguientes principios: 
 Hubo de trnascurrir mucho tiempo hasta que la sonata adquiriera su confección definitiva. 
 El número de movimientos (partes diferentes) que configuran una sonata es variable. Existen desde uno hasta 
cuatro, según sea la época. Son muy conocidas las del padre Antonio Soler (1729-1783), escritas en un solo 
movimiento, hasta las de Beethoven (1770-1827), escritas a cuatro movimientos; este número de movimientos ya 
había sido empleado antes por Haydn y Mozart. 
 El plan formal de la sonata quedó establecido con el arreglo al siguiente esquema: 
 
Primer movimiento. En él se desarrolla habitualmente la composición sujeta a forma. Consta de tres secciones 
fundamentales: 
La primera expositiva. Comienza con el tema principal o grupo de temas. Posteriormente, un pasaje llamado puente 
desemboca en el segundo tema principal, donde, una vez finalizado, termina la parte expositiva. 
La segunda, desarrollo. Puede empezar de varias maneras, pero lo más destacado se encuentra en el manejo del 
material musical de los temas de la exposición; la reelaboración de estos temas y la aparición de secuencias nuevas, 
producto en muchas ocasiones de la fragmetación de los temas principales.  
La tercera, recapitulación. Aparece nuevamente el tema principal, que es con el que se inicia esta sección; el resto de la 
sección es presentado como en la exposición; para finalizar en la exposición se suele escribir un fragmento musical que se 
conoce como “coda”. 
Segundo movimiento. Puede ser tipo romanza o tipo lied. 
Tercer movimiento. Un minué. Desde Beethoven, el scherzo sustituye al minué. 
Cuarto movimiento. Preferentemente, el compuesto bajo la forma de rondó. 
Lo expuesto, anteriormente, tratado bajo conceptos orquestales, dará lugar a la sinfonía y al concierto; este material 
también sería empleado en agrupaciones más reducidas, como las de cámara: tríos, cuartetos, quintetos… 
Sinfonía. La sinfionía, tal como se la concibe actualmente (es decir, la sonta orquestal), y compuesta normalmente bajo 
la forma sonata, surge en distintos países por obra de los hijos de Bach y de los contemporáneos a estos. 
También el número de movimientos es idéntico a los de una sonata: cuatro; de ellos, el primero (que suele ser el más 
importante) está normalmente estructurado como forma de sonata. 
Concierto. Aunque este vocablo suele usarse indistintamente haciendo referencia a una ejecución musical pública, aquí 
hacemos referencia exclusiva a la forma instrumental que usa el mismo termino para su definición. En efecto, cuando la 
sonata y la sinfonía adquirieron su forma definitiva, el concierto, adoptó el mismo esquema, tanto en la forma (sonata) 
como en su estructuración en movimientos distintos. 
El concertó grosso fue poco a poco abandonándose en favor del concierto solista, cuyo papel puede realizarlo cualquier 
instrumento: piano, violín, flauta, clarinete…Esta formula puede ampliarse. Beethoven escribió un triple concierto (violín, 
violonchelo y piano) y Brahms uno doble (violín y violonchelo). 
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8.- VIENA 
Esta cosmopolita ciudad austríaca, abierta a las influencias italianas, francesas y alemanas, se convirtió en una de las 
ciudades –musicalmente hablando- más importancia de esta época. Hasta 1750, el mecenazgo era práctica habitual de la 
familia imperial. La nobleza austríaca era una de las más aficionadas a la música. Más adelante llegó la expansión burgesa, 
lo que propiciaría que este grupo adquiriera mayor relevancia tanto socialmente como política y artísticamente. 
Todo lo relacionado con la música gozó de febril intensidad: conciertos, públicos o privados, fabricación de 
instrumentos, ediciones de música…: todo esto confirió al país austríaco la supremacía cultural y el gozar de gran 
significación durante esta etapa. Y en especial Viena, donde desarollaron parte de su trabajo Haydn, Mozart, Beethoven y 
muchos otros compositores destacados. 
9.- MÚSICA DE CÁMARA 
Junto a las grandes agrupaciones orquestales seguían existiendo conjuntos más reducidos, que podían actuar en los 
salones. Todo ellos practicaban la música de cámara (que en esta época ya no empleaba la técnica del bajo continuo). 
Principales conjuntos: Orquesta de cámara, cuarteto, trío… 
Las formas musicales más empleadas en estas formaciones son: La serenata, la casación y el divertimento, que son 
como una continuación de las suites del barroco. 
Dentro de la forma sonata son especialmente importantes las escritas para piano y violín. 
Luigi Bocherini (1743-1805) fue un destacado violoncelista y compositor italiano que se afincó en España, donde 
transcurrió la mayor parte de su actividad creadora. Como compositor es muy apreciado por su excelente música 
instrumental, especialmente la de cámara (trios, cuartetos, quintetos), que escribió en considerables cantidad.  
10.- INFLUENCIA DE LOS CAMBIOS SOCIALES 
Los ciudadanos de buena posición económica se convirtieron en protectores de músicos. La participación de un mayor 
número de personas en los acontecimientos relacionados con la música tuvo influencia decisiva. Había así dos formas de 
mantener la música y, por supuesto, a los músicos. 
La nobleza sostenía pequeñas orquestas palaciegas, aunque en la mayoría de los casos los músicos contratados 
trabajaban en condiciones muy precarias y con una escasa conideración social. 
Los ciudadanos apoyaban a los compositores con encargos de obras, y empleaban a músicos de forma circunstancial. 
La música penetró también en los hogares, y se creo de esta forma un núcleo importante de aficionados-practicantes, 
que disfrutaban con su interpretación, especialmente de música de cámara. También se hicieron más frecuentes los 
conciertos públicos. 
11.- FRANZ JOSEPH HAYDN (1732-1809) 
De origen humilde, es el mayor de dos hermanos que, andando el tiempo, se convirtieron en dos de los más, grandes 
compositores de la historia, aunque Michael Haydn (el hermano menor) quedara oscurecido por Joseph. (Actualmente se 
tiende a revisar la obra de Michael). 
Al cambiarle la voz, tuvo que abandonar el coro de la catedral de San Esteban, enrolándose en unas bandas callejeras 
que eran muy populares en la Viena de la época. 
Posteriormente pasaría al servicio de los Esterhazy, donde estaría casi treinta años. 
En su trayectoria como compositor aportó grandes innovaciones, que abarcan desde la estructura formal de la obra (dio 
a la sonata y a la sinfonía su concepción definitiva) hasta la inclusión de música de carácter popular como recurso 
melódico-rítmico. Introdujo también el empleo de instrumentos de viento en la música religiosa. 
No debemos olvidar un detalle muy significativo: fue un compositor autodidacto, lo que explica la lenta maduración de 
su obra. 
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Junto con Mozart representa la cima del periodo clásico. Podemos recordar sus ciento ocho sinfonías. Cincuenta y dos 
sonatas para piano, cuartetos, tríos, además de óperas, oratorios… 
12.- WOLFGANG AMADEUS MOZART (1756-1791) 
Fue uno de los músicos mejor dotados que han existido a lo largo de la 
historia. Niño prodigio, desde su infancia ya comenzó a dar muestra de sus 
excepcionales condiciones para la música, y tuvo su primer maestro en Leopold 
Mozart, que también era músico. La precocidad de Mozart entró a formar parte 
de la leyenda en la historia de la música: su talento, su memoria, su oído… 
cuando sensación en muchas cortes europeas. 
Mozart no inventó formas nuevas; en todos los géneros que cultivó (teatro, 
música instrumental, religiosa…) dejó la huella de su enorme talento creativo. En 
todas sus composiciones –incluso las menos valiosas-, la personalidad de este 
músico quedó patente; su atención a los detalles, su cuidado en la elaboración 
temática, y su preferencias por el contenido más que por la forma, son 
cualidades distintas del genio de Salzburgo. 
Luchó durante toda su vida por conseguir una independencia que nunca llegó 
a lograr. Esto unido a envidias, incomprensiones, humillaciones de todo tipo, y a 
una salud precaria, puede ser la causa de su prematura muerte. 
No obstante, nos ha dejado su música. Páginas hermosísimas llenas de talento y poesía, de las que destacamos las 
ópera Las bodas de Fígaro (1786), Don Giovanni (1787), cuarenta y una sinfonías, veintisiete conciertos para piano, misas… 
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